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Programm
George(s) Onslow (1784 – 1853)
Nonett C-Dur für Violine, Viola, Violoncello, Kontra-
baß, Flöte, Oboe, Klarinette, Fagott und Horn op. 77
Allegro spirituoso
SCHERZO Agitato
TEMA CON VARIAZ IONI Andantino con moto
FINALE Largo – Allegro quasi Allegro
Benjamin Britten (1913 – 1976)
Sinfonietta für Flöte, Oboe, Klarinette, Fagott, Horn
und Streichquintett op.1
Poco presto e agitato
VARIAT IONS Andante lento
TARANTELLA Presto Vivace
PAUSE
Louise Farrenc (1804 – 1875)
Nonett Es-Dur für Flöte, Oboe, Klarinette, Horn,
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Die breite Palette der Kammermusik
in unterschiedlichsten Besetzungen
erlebbar machen, auch in lebendiger
Auseinandersetzung mit anderen Künsten
D as Carus Ensemble Dresden wurde 1995von den Dresdner Philharmonikern Fabian
Dirr und Andreas Kuhlmann gegründet. Durch
seine vielfältige und lebendige kammermusikali-
sche Arbeit ist das Ensemble heute aus dem
Dresdner Musikleben nicht mehr wegzudenken.
Idee und Ziel des Ensembles ist es, dem Publikum
die gesamte Palette der Kammermusikliteratur bis
hin zur Gegenwart zu erschließen. Dabei tritt das
Ensemble in den verschiedensten Besetzungen
vom Streichtrio über Bläserquintett bis hin zum
Nonett auf. Vornehmlich widmet sich das En-
semble jedoch gemischt besetzten und eher aus-
gefallenen Kompositionen. So entsteht ein für
Kammerensembles außergewöhnlich farbiges und
abwechslungsreiches Repertoire.
Gezielt sucht das Ensemble auch die Ausein-
andersetzung mit Schauspiel, Tanz, Literatur und
Malerei, bei der sich vielfältige Gelegenheiten zu
spannenden künstlerischen Begegnungen und
zur Entdeckung neuer musikalischer Welten bie-
ten. Eine wunderbare spartenübergreifende In-
szenierung von Strawinskys „Geschichte vom Sol-
daten“ ist dafür ein erfolgreiches Beispiel.
Neben regelmäßigen Konzerten in und um Dres-
den, z. B. in den Veranstaltungsreihen der Frau-
enkirche oder auf Schloß Albrechtsberg, und in
verschiedenen Schlössern rund um Meißen ist
das Ensemble auch deutschlandweit musikalisch
aktiv, z. B. beim Musikfest in Hitzacker. Im Mai
1998 gelang dem Carus Ensemble Dresden mit
einem Gastspiel beim „Internationalen Mozart-
fest“ in Neapel der Sprung auf internationale
Podien. Einladungen nach Japan und Polen
folgten.
Heute gehören dem Carus Ensemble Dresden et-
wa fünfzehn junge Musiker an, darunter vorwie-
gend Solisten der Sächsischen Staatskapelle und
der Dresdner Philharmonie. Zu den Mitgliedern
zählen u. a. Wolfgang Hentrich, Heiko Seifert
6
Solisten 
 Progr/4.KK_15.2.2004  27.01.2004  14:56 Uhr  Seite 6    (Schwarz/
(Violine), Andreas Kuhlmann (Viola), Ulf Prelle,
Simon Kalbhenn (Violoncello), Kilian Forster
(Kontrabaß), Fabian Dirr (Klarinette), Joachim
Hans (Fagott), Jörg Brückner (Horn), Nora Koch
(Harfe), Alexander Peter (Schlagzeug) und
Camillo Radicke (Klavier).
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I n unserer Zeit ist George(s) Onslow nur we-nig bekannt, und seine Werke sind in den Pro-
grammen der Veranstalter kaum zu finden. Zu
seiner Zeit jedoch galt er als hochgeachteter
Komponist, meist von Kammermusikwerken. Vor
allem seine Quartette und Quintette standen
gleichberechtigt neben den Kompositionen der
Wiener Klassiker sowie neben der Kammermusik
von Louis Spohr und Luigi Cherubini, und es
schien, als habe er nach dem Tod Beethovens und
Schuberts eine Lücke gefüllt bis zum beginnen-
den Kammermusikschaffen Schumanns (1842).
Als Bewahrer einer klassisch anmutenden Hal-
tung geriet er aber im Laufe des Stil- und Ge-
schmackswandels in den letzten Jahrzehnten des
19. Jahrhunderts allmählich in Vergessenheit.
Doch wir merken heute immer mehr, welchen
Schatz es mit seinen Kompositionen zu heben
gilt, welchen Wert seine Werke haben und welch
eine Bereicherung im derzeitigen Musikleben wir
durch Aufführungen seiner Kammermusik erfah-
ren können.
Onslow wurde in Frankreich als Sohn eines engli-
schen Aristokraten geboren, der dort im Exil leb-
te, deshalb auch die divergierende Schreibweise
seines Vornamens. In London und Hamburg er-
hielt er eine umfassende musikalische Ausbildung
und entwickelte sich zu einem bedeutenden
Pianisten. Ab 1808 übernahm Anton Reicha in
Paris seine kompositorische Ausbildung. Fortan
widmete sich Onslow, der schon vorher selbst
komponiert hatte, vor allem kammermusikali-
schen Besetzungen und erlernte eigens dafür das
Cellospiel. Schnell avancierte er zu einem interna-
tional geschätzten Komponisten. 1830 ernannte
ihn die „Philharmonic Society of London“ neben
Mendelssohn zum zweiten Ehrenmitglied. Die
gleiche Würde verlieh ihm 1836 die Wiener
Gesellschaft der Musikfreunde. Im Jahre 1842
wurde Onslow schließlich „Thronfolger“ Cheru-
binis an der Pariser „Académie des Beaux-Arts“.
Nachdem er schon frühzeitig mit Kompositionen
8
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für das Streichquartett begonnen und 18 Werke
vorgelegt hatte, schuf er ab 1832 besonders un-
ter dem Eindruck von Beethovens späten Streich-
quartetten, denen er übrigens äußerst distanziert
gegenüberstand, in nur drei Jahren seine bedeu-
tendsten Beiträge zu dieser Gattung. Allein zwölf
Werke sollten es werden von den insgesamt 36
Streichquartetten, die er als Lebenswerk schließ-
lich hinterlassen hat.
Klangfülle und Vielfalt waren seit Bachs Tod für
lange Zeit so ziemlich aus der Musik verschwun-
den. Und erst Boccherini und Mozart entdeckten
diese unabhängig voneinander auf dem Gebiet
der Kammermusik völlig neu mit ihren Kompo-
sitionen für Streichquintett. Bald folgten ihnen
andere Komponisten, z. B. Beethoven und Schu-
bert und auch bereits 1806 Onslow, als er damit
begann, für größere Kammermusik-Besetzung zu
schreiben. Es sollten schließlich 34 Streichquin-
tette werden, die als gewichtige Beiträge zur Lite-
ratur dieses Genres im 19. Jahrhundert gelten
können.
9
geb. 27. 7. 1784
in Clermont-Ferrand;
gest. 3. 10. 1853
in Clermont-Ferrand
Ausbildung als Pianist
bei N. J. Hüllmandel
(London), J. L. Dussek
(Hamburg) und
J. B. Cramer (London)
1808
Kompositionsunterricht
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Natürlich blieb Onslow nicht bei diesen beiden
Kammermusikgattungen stehen, sondern hinter-
ließ uns ein wesentlich breiteres kammermusika-
lisches Œuvre, darunter Duos und Klaviertrios,
Klavier- und Cellosonaten, aber auch größere
Besetzungen wie ein Bläserquintett, je ein Kla-
vierquintett, -sextett und -septett mit Bläsern
und schließlich auch das Nonett op. 77. Er folg-
te mit diesem Werk dem Vorbild Louis Spohrs, der
bereits 1812 für eine derartige Besetzung kom-
poniert hatte. Immerhin war Spohr das Kunst-
stück gelungen, trotz der relativ großen Beset-
zung – wie ein solistisch besetztes Orchester – ein
Werk zu schreiben, das kammermusikalische
Faktur und sinfonischen Klang ideal zu verbin-
den vermag, denn in der Klangstruktur beruht
sein Werk neben dem individuellen Instrumental-
klang sowohl auf starker Kontrastwirkung zwi-
schen den Streicher- und Bläsergruppen als auch
auf der totalen Ensemblewirkung, eben einer ge-
schickten Verbindung von kammermusikalischen
und sinfonischen Musizierelementen. Spohr hat-
te mit diesem Werk in gewissem Sinne die Wiener
Tradition des geselligen Musizierens fortgesetzt
und sich durchaus an dem beliebten Septett von
Beethoven orientiert. Und dies zusammenge-
nommen hat mehrfach andere Komponisten an-
geregt, es diesem Werk gleichzutun und eben für
eine solche Besetzung zu komponieren. Und so
erhielten ähnlich überdimensionierte Kammer-
musikformationen, bestehend aus Streichern und
Bläsern, beachtlichen Werkzuwachs.
In diesem Nonett finden wir all das, was einst an
Onslows Kompositionsweise so gelobt wurde und
ihm den Ruf eines „französischen Beethovens“
einbrachte: „Klanggruppenwechsel, dialogisie-
rende und paarweise geführte Instrumente,
Rollentausch in wiederaufgenommenen Passa-
gen, Orgelpunkt-, Bordun- oder Tremolo-Effekte
... im Dienste eines von melancholischem Ernst





werke für neun Instru-
mente zu schreiben und
damit eine orchestrale




(1885), im 20. Jahrhun-
dert z. B. Alois Hába –
er ist mit mehreren
Nonetten (seit 1931)
vertreten –, Viktor Kalabis
(1956), Tilo Medek
(1974), Petr Eben (1988).
10
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Für einen Komponisten des 20. Jahrhundertssind wirklicher Ruhm und breite Anerken-
nung äußerst ungewöhnlich. Edward Benjamin
Britten gehörte zu diesen, und sein Ansehen ist
in allen Kreisen – sowohl bei Fachleuten als auch
beim Publikum – unbestritten. Er gehörte zu den
Komponisten, die über große geistig-künstleri-
sche und handwerklich-technische Vorausset-
zungen verfügten und diese ständig zu vervoll-
kommnen versuchten, sie aber niemals dazu zu
nutzen beabsichtigten, um allein der Neuheit
wegen neu sein zu wollen. Britten stand auf
festem, traditionell geprägtem Boden und ver-
mochte mit feinem Gespür für Emotion und Wir-
kungsweise, sich künstlerisch verständlich aus-
zudrücken. Seine Musik ist modern, nicht im
Sinne beispielsweise der Serialisten, die alles
Althergebrachte ablehnten, die beim imaginären
Punkt Null beginnen wollten, sondern ist aus
dem Denkansatz erwachsen, die überkommene
geb. 22. 11. 1913
in Lowestoft (Suffolk);
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Tonalität so zu nutzen, zu erweitern und har-
monisch so zu gestalten, daß Richtung und Ziel
auch für den Hörer erkennbar bleiben. Seine
Sprache war nicht die eines radikalen Neuerers.
Die Tonalitätsbezogenheit der Musik, deren
Gesetze er allerdings in jedem Werk neu zu be-
stimmen schien durch bitonale und polytonale
Erweiterungen, durch harmonische Verschie-
bungen und immer wiederkehrende Dissonanz-
verhältnisse, blieb ihm oberstes Gebot. Er be-
nutzte sie als Mittel zum Zweck seines
eigenständigen künstlerischen Ausdrucks. Und
die melodische Floskel – man bedenke, in einer
Zeit, als es verpönt schien, Melodien zu kompo-
nieren – wurde ihm nicht zum Hindernis, sondern
zum Bedürfnis. Gerade sein geschmeidiges Melos
ist kennzeichnend für seinen Kompositionsstil.
Britten verfügte über eine beachtliche Begabung,
mit äußerst sparsamen Mitteln ein spezifisches
Kolorit, eine bestimmte Stimmung, ja Atmo-
sphäre zu erzeugen. Obwohl er sich keiner be-
stimmten Kompositionsrichtung verpflichtet
fühlte, sind in seiner Musik durchaus zahlreiche
neoklassizistische Momente zu finden, musikali-
sche Rückbesinnungen auf romantische Gebär-
den und barocke Techniken (z. B. den Kontra-
punkt). Er fügte sie mit verschiedenartigen
modernen Richtungen in leicht faßbare Formen
zusammen und erreichte damit einen wirklich
ausgeprägten „Personalstil“, wie er derart selten
bei seinen Zeitgenossen zu finden war, besten-
falls mit Strawinsky und Schostakowitsch, viel-
leicht auch mit Prokofjew vergleichbar.
Seine Musik ist einem breiteren Publikum zu-
gänglich, ja dafür gedacht. Sie ist nicht äußerli-
che Konstruktion, beruht nicht auf mathematisch
ersonnener Kombination von Ton, Geräusch und
Klang, ist vielmehr erspürt, erfühlt, kommt von
innen und geht nach innen. Dies ist sicherlich
auch der Grund, warum seine Werke selbst Kin-
der, für die er gern komponierte (z. B. „Young
Persons’s Guide to the Orchestra“/Orchesterführer
Gerade Schostakowitsch
war es, der Britten
immer wieder anzog,






witsch selbst als „Avant-
gardist“ verstand, wollte
auch Britten nicht als
solcher gelten, sondern
bestenfalls als einer, der
„Gelegenheitsmusik“






lend (z. B. Interpreten).
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für junge Leute, 1946), ansprechen. Britten hat-
te eine ausgesprochene musikdramatische Bega-
bung. Dies führte ihn schon frühzeitig zur
Komposition von vokalgebundenen Werken.
Größte Bedeutung kommt dabei seinen Bühnen-
werken zu, siebzehn an der Zahl. Mit seiner Oper
„Peter Grimes“ (1945) begründete er seinen
Weltruhm und „Billy Budd“ (1951) kann als sein
Hauptwerk angesehen werden. Aber das „War
Requiem“ (1962) machte ihn wohl auch dort be-
kannt, wo man seine Musik bisher noch nicht
kannte.
Unter seinen ca. hundert Kompositionen sind
nicht nur Vokal-, sondern auch einige Orche-
sterwerke und drei große Konzerte zu finden, ne-
ben einem Klavierkonzert (1938) auch ein Vio-
linkonzert (1938/39) und ein Violoncellokonzert
(1964). Seine Sinfonietta op. 1 entstand noch
während seines Studiums bei John Ireland am
Royal College of Music, das er erst im Sommer
1934 verließ.
„Meine Neigung ging immer zu den klaren und
sauberen, den schlanken Tönen von, sagen wir,
Mozart oder Verdi oder auch Mahler, ja sogar
Tschaikowski, wenn er zurückhaltend, aber doch
temperamentvoll gespielt wird“, sagte Britten
einmal, und es ist daher nicht überraschend, daß
er sich häufig für eine sparsame, durchsichtige
Kammerorchesterbesetzung entschied, wie auch
im Falle seiner Sinfonietta, die eine Kammer-
sinfonie für zehn Instrumente darstellt, sowohl in
orchestraler Besetzung als auch völlig solistisch
aufführbar, wie Britten mitteilte.
Dieses frühe Werk weist überdies eine erstaunli-
che Meisterschaft in der Auseinandersetzung mit
dem sinfonischen Zyklus auf, dessen Forde-
rungen getreulich erfüllt wurden. So weicht die
Sinfonietta am wenigsten unter seinen Sinfonien
(Simple Symphony, Sinfonia da Requiem, Spring
Symphony) von der klassischen Gestalt ab. Die
Verarbeitung des thematischen Materials erfolgt
intensiv und vollständig, wenn auch die Sprache
Das „War Requiem“ war
für die Wiederein-
weihung der im Krieg
zerstörten Coventry
Cathedral entstanden









nist schrieb die Sinfo-
nietta in kurzer Zeit,
zwischen dem 20. Juni
und dem 9. Juli 1932.
Die Uraufführung
erfolgte am 31. Januar
1933 in einem Konzert
für moderne Musik. Es
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des Komponisten in der Sinfonietta noch nicht so
ausgeprägt ist wie in späteren Werken. Als ein
Vorklang auf kommende Ereignisse der Britten-
schen Stilwelt wirkt etwa der Klang der wech-
selnden Nonen und Septimen, die z. B. aus dem
Hauptmotiv des ersten Satzes abgeleitet werden.
Die ersten Takte des Einleitungssatzes (Poco pre-
sto e agitato) führen nicht weniger als fünf Mo-
tive ein, die das Material für alle drei Sätze des
Werkes liefern, wobei die Motive untereinander
verwandt sind und das erste Motiv der Kern alles
Folgenden ist. Die Exposition der Motive erfolgt
über einem Orgelpunkt B-A, einem Intervall, das
sowohl melodisch wie harmonisch ebenfalls eine
konstruktive Rolle spielt. Der das Thema ein-
führende Hornruf, die Motivarbeit und ihre ver-
tikale Spiegelung in der Harmonik erinnern an
Arnold Schönbergs 1. Kammersinfonie. Nach ei-
ner Überleitung erklingt – wie in der klassischen
Sonatenform üblich – ein zweites Thema. Den
ruhigsten Teil des Satzes bildet die Durchfüh-
rung. Ein Ostinato bereitet die Reprise vor, die
nach dem Hornruf eintritt und als Abrundung
des Satzes empfunden wird. Haupt- und Neben-
thema erscheinen gleichzeitig, das letztere rhyth-
misch verbreitert in den Streichern.
Der zweite, langsame Satz (Andante lento) bringt
Variationen über thematisches Material des er-
sten Satzes. Aus dem Hornruf ist eine aufstei-
gende Arpeggiofigur geworden, aus der sich das
Thema erhebt. Die Variationen beginnen zu-
nächst frei, führen dann zu einem Höhepunkt,
und schließlich wird das Thema wieder aufge-
nommen.
Ebenfalls aus vorangegangenen Motiven baut
sich das unmittelbar anschließende Finale (Presto
vivace) auf: eine brillante Tarantella (ursprünglich
ein lebhafter neapolitanischer Volkstanz), die die
Sinfonietta wirkungsvoll beschließt.
14
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15
Louise Farrenc
Louise Farrenc, geboren als Jeanne-LouiseDumont, gilt als eine herausragende Gestalt
unter den Komponistinnen. Im Gegensatz zu
Clara Schumann, die neben ihrer pianistischen
Karriere nur selten komponierte, sind die 51 nu-
merierten Werke von Louise Farrenc beachtens-
werte Zeugnisse einer fundierten Ausbildung und
eines hohen Talents. Selbst Fanny Mendelssohn
oder Josephine Lang konnten ihre durchaus ho-
he kompositorische Begabung nur im engen bür-
gerlich-familären Wirkungskreis ausleben und
hatten keinerlei Zugang zu professionellen Aus-
bildungsinstituten wie der Zelterschen „Ordent-
lichen Singschule“ in Berlin, dem Pariser Conser-
vatoire oder dem Leipziger Konservatorium.
Sie wuchs in einem Pariser Künstlerhaushalt auf.
Beide Eltern stammten aus alten, ursprünglich
flandrischen Bildhauerfamilien. Sowohl der Vater
als auch ihr Bruder führten als Bildhauer die
Tradition der Familie fort. Sie jedoch wählte die
Musik, erhielt frühzeitig ersten Klavierunterricht,
später sogar bei Johann Nepomuk Hummel, der
geb. 31. 5. 1804
als Jeanne-Louise
Dumont in Paris;




richt bei A. Reicha
1821
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zu Beginn des 19. Jahrhunderts maßgebend in
Fragen der Klaviertechnik war, und Ignaz Mosche-
les, einem der bedeutendsten Pianisten und
Klavierlehrer der Zeit. Mit 15 Jahren wurde sie am
Conservatoire de Paris in die Klasse von Anton
Reicha aufgenommen. Sie begann schon bald Kla-
vierstücke zu komponieren und hatte damit
beachtenswerte Erfolge, sogar unter Robert Schu-
manns strengem Kritikerblick.
Sinfonien jedoch – Kompositionen, die sich nicht
im häuslichen Rahmen aufführen ließen und de-
ren Realisierung professionelle Musiker erforderte
– waren während dieser Zeit fraglos männliche
Domäne. Doch das schreckte sie nicht, und so be-
gann sie, auch Orchesterwerke zu komponieren,
anfangs zwei große Ouvertüren. Später kamen
drei Sinfonien hinzu, die bald schon unter nam-
haften Dirigenten uraufgeführt wurden. Sie ge-
wann zweimal den Prix Chartier, eine hohe Aus-
zeichnung, die die Académie des Beaux-Arts zu
vergeben hatte. Auf Anregung ihres Mannes, dem
Flötisten Aristide Farrenc, der auch als Musik-
schriftsteller und Verleger tätig war, beschäftigte
sie sich ab 1840 in erster Linie mit Kammermusik,
ein ungewöhnlicher, sehr mutiger Schritt im Paris
der Jahrhundertmitte, denn wer in Frankreich als
Komponist Anerkennung finden wollte, mußte
vor allem Opern oder Salonmusik komponieren.
Kammermusik dagegen war die Sache eines klei-
nen Kreises Eingeweihter, die sich in Salons tra-
fen, um die Werke Mozarts, Beethovens, Men-
delssohns, Schuberts, also aus französischer Sicht
Musik ausländischer Komponisten, zu hören.
Hierfür komponierte Louise Farrenc mehrere
Werke, darunter zwei Klavierquintette, zwei Kla-
viertrios, ein Sextett für Klavier und Bläser, ein
Flötentrio, ein Klarinettentrio und das Nonett Es-
Dur. Es wurde am 19. März 1850 in der Salle
Erard uraufgeführt. Unter den Mitwirkenden fan-
den sich solche Berühmtheiten wie der Geiger
und Brahmsfreund Joseph Joachim, der Cellist




die nicht nur der
Vervollkommnung des
Klavierspiels dienen soll-
ten, sondern auch die
Schulung des histori-
schen Stilempfindens
zum Ziel hatte, wurde
diese Arbeit in den
1840er Jahren als offi-
zielles Lehrwerk an den
Konservatorien von






säle in den Palais wohl-
habender, oft adeliger
Musikliebhaber. Geführt
wurden sie in der Regel
von Frauen. Ihre Be-
deutung für die franzö-
sische Musikgeschichte





Chopin und Liszt weit-
aus häufiger als in
öffentlichen Konzerten. 








war im Paris der 50er
Jahre durchaus präsent,
und über ihren Lehrer
Moscheles, einem nahen
Freund des Komponi-





Alle neun Instrumente wirken gleichberechtigt
zusammen, eine Gelegenheit, kammermusikali-
sche Arbeit und sinfonischen Gestus zu vereinen.
Vorbild könnte das Nonett von Ludwig Spohr ge-
wesen sein, das seit seinem Erscheinen (1812) in
den damaligen Musikmetropolen für Aufsehen
gesorgt hatte. 
Der Kritiker der „Revue et Gazette musicale“
schrieb: „Das Erscheinen eines seriösen Werkes
ruft immer ein besonderes Interesse hervor, aber
wenn sich herausstellt, daß sein Autor eine Frau
ist, die, leichte Erfolge frivoler Kompositionen
verachtend, es als eine heilige Mission begreift,
Apostel des Glaubens an den guten Geschmack
zu bleiben, und sicheren Schritts mit hocherho-
benem Haupte den schwierigen Weg beschreitet,
den so wenig Männer überblicken, dann bewun-
dern wir ebensosehr die Strenge der Arbeit, den
Ernst der Prinzipien wie den Geist der Elite, der
sie bis zu diesem Punkt gebracht hat.“
Am 1. Satz, der – so erscheint es – wie ein Solo-
konzert konzipiert ist, rühmte er den klaren,
durchsichtigen Stil und die meisterliche Verarbei-
tung des thematischen Materials. Das Andante
(Thema mit Variationen) gefiel dem ungenann-
ten Kritiker besonders in der Behandlung der
Instrumente. Am Scherzo rühmt er die glückliche
Idee und den malerischen Charakter, „schließlich
das Finale. knapp und bündig geschrieben stellt
es die Krönung dieses wichtigen Werkes dar …
Eine kraftvollere, männlichere Schreibweise voller
Glanz und Pracht. Hört man heute dieses Stück,
das dankenswerterweise hier zum ersten Mal aus
dem ungedruckten Manuskript eingespielt wor-
den ist, kann man sich nur wundern, wieso es
nicht längst zum festen kammermusikalischen
Repertoire zählt. In Ton und Geist gehört es in
die Mozart/Mendelssohn-Linie und zeigt Louise
Farrenc als Meisterin ihres Fachs.“
 Progr/4.KK_15.2.2004  27.01.2004  14:56 Uhr  Seite 17    (Schwarz
Anton Bruckner (1824 –1896)
Streichquintett F-Dur WAB 112
Johannes Brahms (1833 –1897)
Sextett Nr. 2 für zwei Violinen, zwei Violen und
zwei Violoncelli G-Dur op. 36
Ausführende
Philipp Beckert und Constanze Sandmann
Violine
Cornelia Schumann und Heiko Mürbe Viola





Jörg Nassler Gitarre · Sylvio Schneider Gitarre
Kilian Forster Kontrabaß · Nippy Noya Percussion
„... Nassler & Schneider sind zwei Musiker mit bemer-
kenswerter Fingerfertigkeit, viel Gefühl und Dynamik.
Ihre technische Perfektion ist äußerst beeindruckend,
aber noch viel bemerkenswerter ist ihre Fähigkeit, beim
Publikum Emotionen und Begeisterung auszulösen“
(aus: Los Angeles Times).
Im Zusammenspiel mit Kilian Forster und Nippy Noya
entwickeln sie ein völlig neues Programm, das überra-







Gothaer Straße 11 (Ecke
Leipziger Straße)
Antonín Dvorˇák (1841 –1904)
„Othello“ op. 93 aus dem Ouvertüren-Zyklus
„Natur, Leben, Liebe“
Karol Szymanowski (1882 –1937)
Konzert für Violine und Orchester Nr.1 op. 35
Antonín Dvorˇák
„Die Waldtaube“ – Sinfonische Dichtung op.110
Paul Hindemith (1895 –1963)
Sinfonische Metamorphosen nach Themen von






Sonnabend, 6. 3. 2004
19.30 Uhr
B, Freiverkauf
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10 – 19 Uhr; an Konzert-
wochenenden auch
Sonnabend 10 – 14 Uhr
Telefon
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